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Edvard Grieg (1843 – 1907)
›Peer Gynt‹ 
Auszüge aus der Schauspielmusik 
zu Henrik Ibsens gleichnamigem Dramatischen Gedicht 
(Zusammenstellung aus Sätzen der originalen Schauspielmusik zu Peer Gynt op. 23 
und den Suiten Nr. 1 und Nr. 2 durch John Storgårds)
in Verbindung mit:
Franzobel (* 1967)  
»Peer Gynt« – Textintermezzi zur Grieg-Symphonie nach Ibsen  
(für diese Aufführungen gekürzte Fassung)
  1. Vorspiel (Erster Akt): Im Hochzeitshof. Allegro con brio
 2. Norwegischer Brautzug im Vorüberziehen. Alla Marcia
 3. Halling und Springtanz. (Violine solo) Allegretto – Allegro moderato
 4. Der Brautraub (Ingrids Klage). Allegro furioso – Andante doloroso
 5. Schluss der Szene mit der Grüngekleideten. Presto
 6. In der Halle des Bergkönigs. Alla marcia e molto marcato
 7. Tanz der Bergkönigstochter. Allegretto alla burla
 8. Vorspiel zum 3. Akt. Largo
 9. Åses Tod. Andante doloroso
10.  Morgenstimmung. Allegretto pastorale
11.  Arabischer Tanz. Allegro vivace
12.  Anitras Tanz. Tempo di Mazurka
13.  Solvejgs Lied. Un poco Andante
14.  Peer Gynts Heimkehr (Stürmischer Abend auf dem Meer). Allegro agitato
15.  Solvejgs Gesang in der Hütte. Andante
16.  Gesang der Kirchgänger. Langsam
17.  Solvejgs Wiegenlied. Lento
John Storgårds | Dirigent
Julia Kleiter | Sopran





Wendepunkt markiert das dramatische 
Gedicht »Brand«, das den Weg eines 
Pfarrers beschreibt, dessen moralischer 
Rigorismus sein eigenes Leben und das 
anderer Menschen zerstört. Die Wir-
kung dieses Werkes in Skandinavien war 
enorm. Es entfachte leidenschaftliche 
Diskussionen. Innerhalb des ersten Jahres 
Henrik Ibsen im Jahr 1864
EIN NORWEGER IM RÖMISCHEN EXIL 
1864 verließ Henrik Ibsen (1828 – 1906) 
seine norwegische Heimat und kehrte 
erst 1891 wieder dauerhaft dorthin zu-
rück. Als er den Entschluss zum frei- 
willigen Exil fasste, lagen Galeerenjahre 
an verschiedenen norwegischen Thea-
tern mit kaum erfolgreichen Kämpfen 
als Autor, Regisseur und Dramaturg um 
eine eigenständige nationale Bühnen-
kunst hinter ihm. Überschattet waren die 
frühen Jahre Ibsens zudem durch prekäre 
materielle Verhältnisse. Jetzt aber er-
möglichten ihm ein vom Storting, dem 
norwegischen Parlament, bewilligtes 
Stipendium und eine von seinem Dichter-
freund Bjørnstjerne Bjørnson veranstal-
tete Geldsammlung jene Reise, die Ibsen 
über Deutschland nach Italien führen 
sollte, wo er sich die kommenden vier 
Jahre vor allem in Rom aufhielt. In medi-
terranen Gefilden gelang Ibsen das, wofür 
er in Norwegen vergebens gekämpft 
hatte: der Durchbruch zu allgemeiner 
Anerkennung als Schriftsteller. Diesen 
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wurden mehr als 5000 Exemplare ver-
kauft. Ebenso wie »Brand« war auch das 
folgende Stück Ibsens, der 1867 in Sorrent 
vollendete »Peer Gynt«, zunächst nicht 
für die Bühne, sondern als Lesedrama 
konzipiert. Ibsen griff Motive aus Peter 
Christen Asbjørnsens Märchensammlung 
sowie aus mündlich überlieferten Erzäh-
lungen auf und formte seine Gestalt des 
Peer Gynt als die eines aus bäuerlichem 
Milieu stammenden, ebenso skrupellosen 
wie phantasiebegabten Außenseiters, der 
auf der Suche nach seiner Identität aus 
der Enge der angestammten Welt aus-
bricht. Peer flieht zunächst in die (Alb-)
traumwelt der Trolle und Kobolde, um 
uns sodann – nach einem Zeitsprung  
von drei Jahrzehnten – in afrikanischen  
Gefilden als rücksichtsloser Kapitalist 
und Sklavenhändler zu begegnen, dem 
seine angehäuften Reichtümer freilich 
wieder geraubt werden. Alsbald schlüpft 
er in die Rolle eines Möchtegern-Prophe-
ten, versucht sich als Gelehrter und lässt 
sich von den Insassen eines Irrenhauses 
in Kairo zum Kaiser seiner Selbstsucht 
krönen. Immer deutlicher aber muss Peer 
erfahren, dass die Jagd nach seiner Iden-
tität letztlich erfolglos bleibt, dass all die 
Rollen, in die er sich begab, ihm nicht zur 
Erkenntnis seines eigenen Wesens verhal-
fen. Der als alter Mann in seine Heimat 
zurückgekehrte Peer wird am Ende von 
mythischen Gestalten (einem mephisto-
phelischen Schiffspassagier, dem Knopf-
gießer, dem Dovre-Alten, dem als Priester 
erscheinenden Teufel, den Knäuel) mit 
der in seinem Leben angehäuften Schuld 
konfrontiert. Dennoch findet das Drama 
einen tröstlichen Abschluss. In der letzten 
Szene singt die altgewordene Solvejg, die 
Peer als junger Mann verlassen musste 
und die seine Rückkehr ein Leben lang 
erwartete, den endlich Heimgekehrten in 
den Schlaf. In ihrem Glauben, Hoffen und 
Bangen hat seine eigentliche Existenz 
bestanden. Die Stimme des Knopfgießers, 
die Peer noch einmal an das Ablaufen der 
ihm gesetzten Frist erinnert, wird von 
Solvejgs Gesang übertönt.
Bühnenbildentwurf für »Peer Gynt« von Nicholas Roerich, 1912
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VOM LESEDRAMA ZUM MUSIKBEGLEITETEN 
SCHAUSPIEL
1866 begegnete Ibsen in Rom dem jungen 
Edvard Grieg – ein Zusammentreffen, 
das den Grundstein für die spätere Zu-
sammenarbeit beider Künstler legen 
sollte. Ibsen hatte beschlossen, sein 
Dramatisches Gedicht für eine szenische 
Aufführung in Christiania, dem heutigen 
Oslo, einzurichten und machte Grieg den 
Vorschlag, hierzu die Bühnenmusik zu 
schreiben. In einem Brief vom Januar 
1874 legte er detailliert da, welche Vor-
stellungen er von der Funktion einer  
Musik in den einzelnen Szenen hatte. 
Grieg nahm das Angebot sofort an und 
ging auch auf viele von Ibsens Anregun-
gen ein. Die Uraufführung von »Peer 
Gynt« fand am 24. Februar 1876 im  
Theater der norwegischen Hauptstadt 
statt und wurde zu einem so außer- 
ordentlichen Erfolg, dass das Stück 
in derselben Spielzeit 36 Mal gegeben 
werden musste. Weder Komponist noch 
Dichter waren bei der Uraufführung  
anwesend. Ibsen befand sich im Ausland 
und Grieg in Bergen. Der Hauptgrund für 
Griegs Abwesenheit war offenbar, dass 
er mit der ersten Fassung seiner »Peer 
Gynt«-Musik, vor allem mit der Instru-
mentierung, bei der er die begrenzten 
Möglichkeiten des Theaterorchesters 
in Christiana zu berücksichtigen hatte, 
nicht voll zufrieden war. Dies sollte ihn in 
späteren Jahren wiederholt veranlassen, 
eine Reihe von Veränderungen an der 
»Peer Gynt«-Musik vorzunehmen. Erst 
im November 1876 sah und hörte Grieg in 
Christiania eine Vorstellung, worüber er 
seinem Verleger Max Abraham berichte-
te: »Vorgestern habe ich zum ersten Mal 
einer Aufführung des Peer Gynt beige-
wohnt und hatte die Ehre, sowohl mitten 
im Stück (nach Solvejgs Lied) als zuletzt 
stürmisch gerufen zu werden. Am Ende 
musste ich meinen Parkettplatz verlas-
sen, um auf der Bühne zu erscheinen.«
GRIEGS MUSIK
Edvard Grieg wird zuweilen – in insge-
heim abwertendem Ton – nachgesagt, 
er sei ein Meister der musikalischen 
Miniatur. Der große sinfonische Entwurf, 
die thematische Arbeit hingegen seien 
seine Sache nicht gewesen. Freilich sollte 
man sich hüten, Grieg zu unterschätzen 
und ihn einseitig aus dem Blickwinkel 
einer etwa durch Brahms oder Beethoven 
repräsentierten und zum absoluten Maß-
stab erhobenen Tradition des Komponie-
rens zu bewerten. In der Tat entwickelt 
Grieg seine Themen nicht so sehr in 
klassischer Manier variativ, sondern er 
lässt sie in ihrer melodischen Substanz 
oft weitgehend unangetastet. Freilich 
zeigt er sie in immer neuen klanglichen 
und harmonischen Färbungen und formt 
seine Sätze oft durch die ausbalancierte 
Reihung kontrastierender Charaktere. 
Damit aber bereitete er den französischen 
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Impressionisten, namentlich Debussy, 
den Boden, der sich auf Grieg berief. So 
wurde Grieg zum Vermittler zwischen 
zwei musikalischen Traditionslinien, 
die man sonst eher nicht miteinander in 
Verbindung bringen würde: der deut-
schen Romantik der ersten Hälfte des 
19. Jahrhunderts, wie sie vor allem durch 
Mendelssohn und Schumann repräsen-
tiert wurde – in deren Geist wurde Grieg 
am Leipziger Konservatorium ausgebildet 
– und der französischen Musik der an-
brechenden Moderne. Ihr eigenes Kolorit 
erhielt seine Musik zudem dadurch, dass 
Grieg Elemente der norwegischen Volks-
musik aufgriff – weniger in Form von  
Zitaten als durch Assimilation bestimm-
ter melodischer und harmonischer Wen-
dungen. Darin berührt sich seine Musik 
mit den nationalromantischen Strömun-
gen jener Zeit, jedoch ohne jemals dem 
Ton nationaler Überheblichkeit zu ver-
fallen. Seine Fähigkeit, mit ganz wenigen 
musikalischen Pinselstrichen eine Atmo-
sphäre zu schaffen, eine Stimmung zu  
erwecken, einen Charakter nachzuzeich-
nen bot eine optimale Voraussetzung, 
um eine Musik für ein Schauspiel zu 
schaffen, in der Musik selten großer 
Raum zur autonomen Entfaltung gege-
ben wird, sondern in der sie in den Gang 
der Handlung eingebunden ist, wo sie 
einleitende, überleitende oder abschlie-
ßende Funktion hat, wo sie aber auch in 
die Seele der Protagonisten zu leuchten 
vermag. Dass sich Griegs Musik aber auch 
jenseits der Bindung an das Schauspiel 
im Konzertsaal bewährt hat, spricht für 
ihre Qualität.
Schlaglichtartig seien Eigenarten von 
Griegs Komponieren mit Blick auf einige 
wenige der für unsere Aufführung aus-
gewählten Sätze betrachtet. Das Vorspiel 
verknüpft drei gegensätzliche Charaktere: 
Im wild herausfahrenden Thema des Be-
ginns kann man ein Portrait des jungen, 
ungestümen Peer erblicken. Das folgende 
kantable Thema wird später als Melodie 
von Solvejgs Lied wiederkehren und eine 
Tanzweise der Viola ist dem Klang der 
norwegischen Hardanger-Fidel abge-
lauscht. Solche folkloristischen Momente 
scheinen natürlich auch in der Nr. 3 
»Halling und Springtanz« auf. Wie wenig 
es Grieg um nationale Selbstüberhöhung 
ging, zeigt sein Kommentar zu »In der 
Grieg am Klavier, Ibsen hört zu – Postkarte aus dem Jahr 1905
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Halle des Bergkönigs«, wenn nationales 
Kolorit zum Mittel der Parodie wird: 
»Ich habe auch schon etwas zur Halle 
des Dovre-Alten gemacht, was ich aber 
buchstäblich nicht ertrage anzuhören,  
so klingt das nach Kuhfladen, nach 
Übernorwegertum und Selbstzufrieden-
heit! Aber ich verspreche mir auch, dass 
man die Ironie herausfühlen kann.« 
(Grieg in einem Brief an Frants Beyer) 
Grieg formt den gesamten Satz aus einem 
lapidaren, motorischen Thema, das in 
steter Wiederholung in orchestralem 
Crescendo gesteigert wird – gleichsam 
eine Vorwegnahme von Ravels »Bolero« 
oder Honeggers »Pacific 231«. Ebenso 
beschränkt sich Grieg in »Åses Tod« auf 
ein Thema, das melodisch unangetas-
tet bleibt und nur auf verschiedenen 
harmonischen Stufen und in geänderter 
Dynamik erscheint: Meister der Miniatur 
– das heißt auch, mit einem Minimum 
an Aufwand Atmosphäre erzeugen zu 
können. Der vielleicht berühmteste Satz 
der »Peer Gynt«-Musik, die »Morgenstim-
mung«, wirkt mit seiner litaneiartigen 
Wiederholung eines pentatonischen 
Grundmotivs, dem Kreisen um einen 
Zentralton und der Einbeziehung von 
Verzierungen wie die Inkarnation »nordi-
schen Klanges« schlechthin. Im Schau-
spiel leitet sie freilich eine Szene ein, 
die an der marokkanischen Küste spielt. 
Exotisches Kolorit wird jedoch im fol-
genden »Arabischen Tanz« nachgereicht: 
»Hoffentlich bekommt jedes tanzende 
Mädchen sein eigenes Tamburin. (...) Die 
tiefen Fagotte und die große Trommel pp 
müssen richtig türkisch klingen.« (Grieg 
an Johan Hennum, den Dirigenten der 
Uraufführung) 
Griegs Musik war die erste in einer ganzen 
Reihe von Werken zu Ibsens »Peer Gynt« – 
genannt seien Werner Egks gleichnamige 




* 15. Juni 1843 in Bergen, Norwegen
† 4. September 1907 ebenda
»Peer Gynt« 
Schauspielmusik zu  





24. Februar 1876 im Theater von Christiania 
(heute Oslo) unter der Leitung von  
Johan Hennum
ZUELTZT VON DER DRESDNER 
PHILHARMONIE GESPIELT
Schauspielmusik: 3. Mai 1961 unter Leitung von 
Siegfried Geißler, Suite Nr. 1: 15. April 2007 
unter Leitung von Rafael Frühbeck de Burgos, 
Suite Nr. 2: 18. August 1983 unter Leitung  
von Claus Peter Flor
BESETZUNG
Solo-Sopran, 2 Flöten, 2 Oboen, 2 Klarinetten, 
2 Fagotte, 4 Hörner, 2 Trompeten, 3 Posaunen, 
Tuba, Pauken, Schlagwerk, Streicher
DAUER
ca. 75 Minuten





John Storgårds hat sich als Dirigent 
sowie Violinvirtuose gleichermaßen 
einen Namen gemacht und ist weithin 
für seine kreativen Programme und mit-
reißenden Konzerte bekannt. Er ist Chief 
Guest Conductor des BBC Philharmonic, 
Principal Guest Conductor des National 
Arts Centre Orchestra Ottawa, seit fast 
25 Jahren Artistic Director des Lapland 
Chamber Orchestras und genießt welt-
weite Anerkennung für die innovativen 
Konzerte und preisgekrönten Aufnahmen 
des Ensembles.
John Storgårds dirigiert namhafte 
Orchester wie das WDR Sinfonieorches-
ter, das Gewandhausorchester Leipzig, 
das Orchestre Philharmonique de Radio 
France, das Orchestre National de France, 
das Orchestra Sinfonica Nazionale della 
RAI, das BBC Symphony Orchestra, das 
London Philharmonic Orchestra sowie 
alle führenden Orchester Skandinaviens, 
unter anderem das Helsinki Philharmonic 
Orchestra, bei dem er von 2008 bis 2015 
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als Chefdirigent wirkte. Darüber hinaus 
arbeitet er mit den Sinfonieorchestern 
von Sydney und Melbourne sowie dem 
NHK Symphony Orchestra, mit dem 
Cleveland Orchestra und dem New York 
Philharmonic Orchestra. Zu den Solisten, 
mit denen John Storgårds regelmäßig 
zusammenarbeitet, gehören u. a. Yefim 
Bronfman, Sol Gabetta, Kirill Gerstein, 
Håkan Hardenberger, Kari Kriikku, Gil 
Shaham, Baiba Skride, Christian Tetzlaff, 
Jean-Yves Thibaudet, Frank Peter Zim-
mermann sowie Soile Isokoski und Anne 
Sofie von Otter.
John Storgårds’ umfangreiches Reper-
toire umfasst alle Sinfonien von Sibelius, 
Nielsen, Bruckner, Brahms, Beethoven, 
Mozart, Schubert und Schumann. Er 
dirigierte die finnischen Premieren von 
Schumanns einziger Oper »Genoveva« 
und seiner frühen »Zwickauer« Sinfonie 
sowie die Weltpremieren von Sibelius’ 
Suite op. 117 für Violine und Streicher 
und der späten Fragmente. Als Geiger 
spielte Storgårds die finnische Premiere 
von Schumanns Violinsonate Nr. 3 sowie 
seines Cellokonzerts in der Version für 
Violine. Zeitgenössische Musik spielt eine 
zentrale Rolle in Storgårds’ Programmen. 
So dirigiert er regelmäßig Uraufführun-
gen von oftmals ihm gewidmeten Werken 
wie zum Beispiel Per Nørgårds Sympho-
nie Nr. 8 und Kaija Saariahos Nocturne 
für Solo-Violine »To the memory of 
Witold Lutosławski«. Im Opernbereich 
leitete er die Weltpremiere von Sebastian 
Fagerlunds neuer Oper »Höstsonaten – 
Autumn Sonata« an der Finnish National 
Opera (Regie: Stéphane Braunschweig). 
Die Inszenierung war Finalist bei den 
International Opera Awards 2018.
Zu John Storgårds’ umfangreicher 
Diskographie zählen klassische Werke 
von Schumann, Mozart, Beethoven und 
Haydn, aber auch Raritäten von Holmboe 
und Vasks mit Storgårds als Solist. Seine 
Zyklen sämtlicher Sinfonien von  
Sibelius (2014) und Nielsen (2015) mit 
dem BBC Philharmonic Orchestra er-
hielten großartige Kritiken. Die neuesten 
Aufnahmen mit dem Orchester drehen 
sich ganz um die Musik des amerikani-
schen Komponisten George Antheil. Mit 
dem Lapland Chamber Orchestra ver-
öffentlichte er die international gefeierte 
Aufnahme von Gustav Mahlers Zehnter 
Sinfonie, die von Michelle Castelletti 
speziell für Kammerorchester arrangiert 
wurde. Weitere erfolgreiche Veröffent-
lichungen enthalten Werke von Nørgård, 
Korngold, Aho und Rautavaara, letztere 
erhielt eine Grammy-Nominierung und 
den Gramophone Award 2012.
John Storgårds studierte Violine bei 
Chaim Taub und war Konzertmeister 
des Swedish Radio Symphony Orchestra 
unter Esa-Pekka Salonen, bevor er bei 
Jorma Panula und Eri Klas das Dirigier-
Studium begann. Im Jahr 2002 wurde er 
mit dem finnischen Staatspreis für Musik 






Die aus Limburg stammende Sopranistin 
Julia Kleiter studierte bei Prof. William 
Workmann in Hamburg und bei Prof. 
Klesie Kelly-Moog in Köln. 2004 gab sie 
ihr Debüt an der Pariser Opéra-Bastille 
als Pamina – eine Partie, die sie in den 
folgenden zehn Jahren in zahlreichen 
Produktionen in Madrid, Zürich, New 
York, München oder bei den Salzburger 
Festspielen unter der musikalischen 
Leitung von Dirigenten wie Nikolaus 
Harnoncourt, Marc Minkowski, Claudio 
Abbado, Adam Fischer oder zuletzt  
Philippe Jordan gestaltete.
Helmut Rilling, Riccardo Muti, Ivor Bolton, 
René Jacobs, Fabio Luisi, Phillipe Her-
reweghe, Giovanni Antonini und Marek 
Janowski sind weitere Dirigenten, die 
Julia Kleiters musikalischen Weg begleitet 
haben. Zuletzt sang sie Dvořáks »Stabat 
Mater« in München, Bachs Weihnachts-
oratorium in Wien, Dvořáks Requiem in 
Berlin oder Schumanns »Das Paradies 
und die Peri« in Frankfurt und Zürich. 
Mit Brahms’ »Ein deutsches Requiem« 
war sie in London zu hören. Haydns 
»Schöpfung« führte Julia Kleiter an die 
Mailänder Scala und nach Berlin, Bruck-
ners »Te Deum« unter Zubin Mehta nach 
München.
Als Contessa (»Le nozze di Figaro«) 
konnte man Julia Kleiter kürzlich am 
Royal Opera House Covent Garden unter 
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Sir John Eliot Gardiner erleben, an der 
Mailänder Scala gestaltete sie die Ilia in 
Mozarts »Idomeneo«. Agathe in Webers 
»Freischütz« in Dresden, Donna Anna 
an der Hamburger Staatsoper und Eva 
in Wagners »Meistersinger von Nürn-
berg« unter Daniel Barenboim in Berlin 
sind weitere Höhepunkte der jüngeren 
Vergangenheit. Die kommenden Jahre 
stehen bei Julia Kleiter ganz im Zeichen 
der Opern von Richard Strauss: Rollen-
debüts als Arabella unter Fabio Luisi am 
Opernhaus Zürich, als Marschallin in 
»Der Rosenkavalier« in Brüssel sowie als 
Gräfin in »Capriccio« werden ihr Reper-
toire erweitern.
Auf der Konzertbühne war Julia Kleiter 
2020 mit Mendelssohns »Lobgesang« 
in Madrid unter David Afkham und in 
Beethovens Missa solemnis in Duisburg 
zu hören. Darüber hinaus gab sie Lieder-
abende am Opernhaus Zürich, in Barce-
lona und in der Londoner Wigmore Hall. 
Sie tritt regelmäßig mit den Pianisten 
Michael Gees und Julius Drake auf und 
war bereits bei der Schubertiade Schwar-
zenberg, im Pierre-Boulez-Saal in Berlin, 
im Wiener Musikverein, im Salzburger 
Mozarteum und in der Philharmonie 
Essen zu Gast.
Zahlreiche CDs und DVDs dokumentie-
ren ihr künstlerisches Schaffen, darunter 
ihre neueste Aufnahme mit Liedern von 
Franz Liszt, begleitet von Julius Drake am 





Dominique Horwitz hat sich nicht nur 
auf der Theater-Bühne erfolgreich einen 
Namen als Schauspieler gemacht, son-
dern erlangte auch durch große TV- und 
Kinofilmproduktionen wie »Der große 
Bellheim« und »Stalingrad« nationale 
Bekanntheit. Auch wenn seine Karrie-
re als Filmschauspieler begann, ist er 
heute hauptsächlich am Theater tätig. 
Dominique Horwitz wurde 1957 in Paris 
geboren, zog jedoch als Jugendlicher 
mit seinen Eltern nach Berlin. Neben der 
Schauspielerei konnte Horwitz auch sein 
Talent als Sänger unter Beweis stellen, als 
er eine Interpretation der Chansons von 
Jacques Brel aufnahm. Sein brilliantes 
Gespür für Musik macht ihn zu einem der 
begehrtesten Künstler der musikalisch- 
literarischen Szene. Seine schauspieleri-
schen sowie seine gesanglichen Leis-
tungen wurden 1992 mit dem Goldenen 
Löwen als bester Darsteller und 2002 mit 
dem Mephisto-Preis ausgezeichnet.
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JUNG UND KEINEN PLAN VON KLASSIK?
PODCAST HÖREN!
»PHIL TO EXPLORE« 
Katharina und Uma schauen hinter die Kulissen. 
Und zeigen euch, wie spannend und cool klassische 
Musik ist. Versprochen!














Die Dresdner Philharmonie blickt 
als Orchester der Landeshauptstadt 
Dresden auf eine 150-jährige  
Geschichte zurück. Mit der Eröff-
nung des sogenannten Gewerbe-
haussaals am 29. November 1870 
erhielt die Bürgerschaft Gelegen- 
heit zur Organisation großer  
Orchesterkonzerte. Ab 1885 wurden 
regelmäßig Philharmonische 
Konzerte veranstaltet, bis sich das 
Orchester 1923 seinen heutigen 
Namen gab. In den ersten Jahr-
zehnten standen Komponisten wie 
Brahms, Tschaikowski, Dvořák  
und Strauss mit eigenen Werken 
am Pult der Dresdner Philharmo-
nie. Im Orchester spielten heraus-
ragende Konzertmeister wie Stefan 
Frenkel, Simon Goldberg oder die 
Cellisten Stefan Auber und Enrico 
Mainardi. Carl Schuricht und Paul 
van Kempen leiteten ab 1934 das 
Orchester; besonders van Kempen 
führte die Dresdner Philharmonie 
zu Spitzenleistungen. Der starke 
Fokus, den er in seinen Program-
men auf die Musik Anton Bruck-
ners legte, trug dem Orchester den 
Ruf eines »Bruckner-Orchesters« 
ein. Zu den namhaften Gastdiri-
genten, die damals zur Philhar-
monie kamen, zählten Hermann 
Abendroth, Eduard van Beinum, 
Fritz Busch, Eugen Jochum, 
Joseph Keilberth, Erich Kleiber, 
Hans Knappertsbusch und Franz 
Konwitschny zur Dresdner Phil-
harmonie brachte. 
Nach 1945 bis in die 1990er Jahre 
waren Heinz Bongartz, Horst 
Förster, Kurt Masur (seit 1994 auch 
Ehrendirigent), Günther Herbig, 
Herbert Kegel, Jörg-Peter Weigle 
und Michel Plasson als Chefdiri-
genten tätig. In jüngster Zeit präg-
ten Dirigenten wie Marek Janow-
ski, Rafael Frühbeck de Burgos und 
Michael Sanderling das Orchester. 
Mit Beginn der Saison 2019/2020 
ist Marek Janowski noch einmal als 
Chefdirigent und künstlerischer 
Leiter zur Dresdner Philharmonie 
zurückgekehrt.
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Ihre Heimstätte ist der im April 
2017 eröffnete hochmoderne Kon-
zertsaal im Kulturpalast im Herzen 
der Altstadt. Im romantischen 
Repertoire hat sich das Orchester 
einen ganz eigenen »Dresdner 
Klang« bewahrt. Darüber hinaus 
zeichnet es sich durch eine klang-
liche und stilistische Flexibilität 
sowohl für die Musik des Barock 
und der Wiener Klassik als auch 
für moderne Werke aus. Bis heute 
spielen Uraufführungen eine wich-
tige Rolle in den Programmen des 
Orchesters. Gastspiele in den be-
deutenden Konzertsälen weltweit 
zeugen vom hohen Ansehen, das 
die Dresdner Philharmonie in der 
Klassikwelt genießt. Hochkarätig 
besetzte Bildungs- und Familien-
formate ergänzen das Angebot für 
junge Menschen; mit Probenbesu-
chen und Schulkonzerten werden 
bereits die jüngsten Konzertbesu-
cher an die Welt der klassischen 
Musik herangeführt. Den musika-
lischen Spitzennachwuchs fördert 
das Orchester in der Kurt Masur 
Akademie. Von ihrem breiten 
Spektrum zeugt auch die seit 1937 
gewachsene Diskographie der Phil-
harmonie. Ein neuer Höhepunkt 
wurde mit dem CD-Zyklus unter 
der Leitung von Michael Sander-
ling erreicht, der sich sämtlichen 
Sinfonien von Dmitri Schostako-





DIE DRESDNER PHILHARMONIE 
IM HEUTIGEN KONZERT 
1. VIOLINEN



















Beate Müller KV 
Heiko Mürbe KV
Tilman Baubkus KM
Sonsoles Jouve del Castillo
Harald Hufnagel
VIOLONCELLI


























Prof. Friedrich Kettschau KV




















Nora Koch KV 
KM --> Kammermusiker | KV -> Kammervirtuos | * -> Gast | ** -> Akademie | *** -> Substitut
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UNSERE NÄCHSTEN VERANSTALTUNGEN 
DI 20. JUL 2021 | 19.30 Uhr 
KONZERTSAAL 
DIE SCHÖNE MÜLLERIN
Schubert: »Die schöne Müllerin« –  
Liederzyklus
Fassung für Tenor und Streichtrio  
von Tobias Forster
Bernhard Berchtold | Tenor
Philharmonisches Streichtrio 
Heike Janicke | Violine
Andreas Kuhlmann | Viola
Ulf Prelle | Violoncello
MI 21. JUL 2021 | 19.30 Uhr
KONZERTSAAL
STUMMFILM UND LIVEMUSIK
»Die Abenteuer des Prinzen Achmed« (D 1926)
Animationsfilm von Lotte Reiniger 
live begleitet mit der Originalmusik von  
Wolfgang Zeller (Bearbeitung für  
Kammerensemble von Jens Schubbe)
Gerd Herklotz | Dirigent
Philharmonisches Kammerorchester Dresden
SO 11. JUL 2021 | 18 Uhr
KONZERTSAAL
Vivaldi: »Die Vier Jahreszeiten«
sowie Werke von Piazolla, Galliano  
und Subitzky
Wolfgang Hentrich | Violine und Leitung
Ruslan und Elena Kratschkowski | Akkordeon
Philharmonisches Kammerorchester Dresden
DI 13. JUL 2021 | 19.30 Uhr
KONZERTSAAL
BEETHOVEN STREICHQUARTETTE
Beethoven: Streichquartte C- Dur op. 59/3 
und cis-Moll op. 131
Collenbusch Quartett 
Cordula Fest | Violine
Christiane Liskowsky | Violine
Christina Biwank | Viola
Ulf Prelle | Violoncello
Klassik für Kinder
dresdnerphilharmonie.de/diskografie/cd-2021-kinder
DER KARNEVAL DER TIERE PETER UND DER WOLF
Malte Arkona und sein kleiner Gefährte Mezzo begeben sich auf musikalische 
Abenteuerfahrt. Was wäre dafür besser geeignet als >Peter und der Wolf< 
und >Der Karneval der Tiere<? Gemeinsam mit der Dresdner Philharmonie 
und KultBlechDresden, ihrem Blechbläserensemble, haben die beiden auf 
CD vereint, was Kinderherzen höher schlagen lässt: spannende Geschichten, 














Schloßstraße 2  
01067 Dresden








JENS SCHUBBE,  
Der Text ist ein Originalbeitrag für 
dieses Heft; Abdruck nur mit aus-
drücklicher Genehmigung des Autors.
Jens Schubbe, geboren 1962 in der 
Mecklenburgischen Schweiz, arbeitet 
als Dramaturg für die Dresdner Phil-
harmonie. Darüber hinaus ist er als 
Autor bzw. beratend für diverse Insti-
tutionen tätig, u. a. Wiener Musikver-
ein, Konzerthaus Berlin, Schwetzinger 
Festspiele, Wittener Tage für neue 
Kammermusik. Zuvor Tätigkeiten für 
das Collegium Novum Zürich (Künst-
lerischer Leiter/Geschäftsführer), 
das Konzerthaus Berlin (Dramaturg), 
die Berliner Kammeroper (Drama-






S. 4, 7, 9
meiterdrucke.at: S. 5 Marco 
Borggreve: S. 10
Hyperion Records Sim  
Canetty Clarke (Kleiter) S. 12
Markenfotografie: S. 17
MUSIKBIBLIOTHEK
Die Musikabteilung der  
Zentralbibliothek (2. OG) hält 
zu den aktuellen Programmen 
der Philharmonie für Sie in 
einem speziellen Regal  





T +49 351 4866-866 
Die aktuellen Öffnungszeiten 





Die Dresdner Philharmonie als Kultur- 
einrichtung der Landeshauptstadt  
Dresden (Kulturraum) wird mitfinanziert 
durch Steuermittel auf der Grundlage des 
vom Sächsischen Landtag beschlossenen 
Haushaltes. 
Bleiben Sie informiert: 
dresdnerphilharmonie.de 
kulturpalast-dresden.de
D
BAU
MEDIZINISCHES 
LABOR 
OSTSACHSEN
RESDEN
TZEN
GÖRLITZ
Gesundheitspartner der 
Dresdner Philharmonie:
